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Entre los cantantes, Carlos Álvarez ha ofrecido una eficaz interpretación del personaje de 
Ford al cual ha dado una connotación dramática, respetando la seriedad de la cita de Verdi a su 
mismo Otelfo, sin olvidar los mesurados momentos cómicos del más reciente personaje. Patricia 
Racette ha desarrollado con elegancia y señorial seguridad el papel de Alice Ford, briosa, vivaz y 
brillante en los floreos y en las arias de los fragmentos líricos. Cinzia Forte ha dado una imagen 
delicada del personaje de Nannetta en particular en la escena del jardín de Windsor donde ha 
alcanzado emocionantes momentos de lírico abandono. Saimir Pirgu ha cantado el aria de Fenton, 
«Dallabbro il canto», con sentimiento y fresca voz. Sara Allegretta (Meg Page), Gregory Bonfatti 
(Cajus), Luca Casal in (Bardolfo), Miguel Ángel Zapater (Pistola) han dado vida a personajes vivos 
y brillantes y muy eficaz ha sido Elisabetta Fiorillo (Quickly) especialmente en el dúo de la «Re-
verenza» de rossiniana memoria, o en los pichettoti de las risotadas gorgheggiote con oficio. 
El gran Ruggero Raimondi no parecía del todo cómodo en el pellejo del ventrudo héroe 
verdiano: a veces subraya con cómico ritmo los aspectos más ridículos del personaje, pero sin 
capturar el aspecto oculto de melancólica nostalgia, como en el aria «Quand'ero paggio», a 
veces enfría la intensidad del sentimiento, sin llegar a transmitir el espesor totalmente trágico 
como en el aria «Va', vecchio John, va', va' per la tua via». Naturalmente Ruggero Raimondi es 
un maestro dotado de medios vocales insignes, de un raro dominio de la escena, de una técnica 
vocal indiscutible, pero aquí no ha dosificado perfectamente la ambigua medida de ridículo, 
patético y humano que tiene el último gran personaje verdiano. El público del estreno aplaudió 
efusivamente varias veces, incluso durante la representación. 
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Las compañías inglesas acostumbran a recalar en Madrid en el Festival de Otoño y un par 
de veces o tres durante la temporada. Este año tardaron en anunciarse fuera del marco del 
festival pero, al final, visitaron la capital la Royal Shakespeare Company con Cori%no, puesta en 
escena de Gregory Doran, y la Check by Jowl con Cimbe/ino de la mano de Declan Donnellan, 
un director bien conocido por el público español 
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Cario/ano, escrita por Shakespeare en el año 1609, no se cuenta entre las tragedias más 
representadas, pese al indudable interés que despierta. Muchas causas explican su ausencia 
del repertorio tradicional: la dificultad para poner sobre el escenario las numerosas y siempre 
complicadas escenas de batallas, el elevado número de actores que exige o la naturaleza de 105 
personajes, menos delineados que en otras obras, con cambios de objetivo imprevistos y no 
siempre concordes con 105 cánones de la verosimilitud. Todo esto dificulta la tarea dramatúrgica, 
acrecentada por la elección del tema dominante, porque tanto el asunto político como el familiar, 
las relaciones madre hijo, compiten en interés e importancia, pero no es posible desarrollarlos 
en 105 parámetros temporales de una representación al uso. Sin embargo, pese a estos y otros 
inconvenientes, Cario/ano ofrece una rabiosa contemporaneidad puesto que, sin forzar el texto, 
se reconocen situaciones o reflexiones sobre temas cercanos; y las relaciones entre Volumnia, 
la madre, y su hijo Marcio son apasionantes así como el personaje femenino, construido con el 
detalle y la verosimilitud de la que otros carecen. 
La versión de Carolina Burrell, respetuosa con el texto, resta importancia y protagonismo 
a Volumnia como inductora de la conducta de Cayo Marcio, y reduce 105 problemas que se 
plantea el pueblo romano con la falta de trigo por la distribución desigual, que en la tragedia 
de Shakespeare se extienden en 105 primeros compases de la acción dramática; Burrell informa 
para refrescar la memoria del espectador o ponerle sobre aviso y prescinde de muchos diálogos 
que sólo aportan matices. Al efectuar estos recortes, se acentúa el protagonismo de Coriolano 
en su relación con la sociedad romana y el pueblo de 105 Volskos, y como personaje individual. 
Marcio es un señor de la guerra, amante del riesgo, osado y violento, altivo y orgulloso, en el que 
pueden reconocerse algunos mandatarios actuales, si se buscan 105 paralelismos. 
Con la eliminación de escenas del acto primero este Cario/ano comienza cuando Cayo Marcio 
regresa triunfante a Roma después de derrotar a los Volskos gracias a su arrojo. Aclamado por 
el pueblo y a instancias de su madre y de Menenio se propone conquistar el poder. Solicita el 
voto de sus conciudadanos y obtiene el respaldo. Mientras esto ocurre, 105 tribunos, celosos 
por el protagonismo alcanzado, manipulan la voluntad popular y Coriolano, sin capacidad para 
utilizar su mano izquierda, mostrándose comprensivo y benevolente con los romanos (le puede 
su carácter altivo), es despojado del poder por los tribunos. Huye a la tierra de los Volskos, pacta 
con Aufidio y conquista Roma para ofrecérsela al ayer enemigo, hoy cómplice. 
La versión y la puesta en escena de Doran pone sobre el tapete algunos temas muy actuales: 
la volubilidad de los electores, la capacidad para ser manipulados por una demagogia eficaz, el 
despotismo desde el poder; el olvido de las promesas electorales, así como las artimañas para 
mandar de unos y otros, toscas en Coriolano, sutiles en los tribunos. Magníficas cuestiones. 
Extraordinario ejemplo de la contemporaneidad de los clásicos que, cuando se abordan con 
inteligencia, golpean las conciencias sin guiños a la modernidad. 
La Royal Shakespeare Company, junto a estos temas dejó otro para la reflexión: el buen 
hacer de los intérpretes, desde los protagonistas hasta lo que llamaríamos figurantes, que en 
este Cario/ano son actores que interpretan cada uno su papel sin articular palabra, pero ofre-
ciendo detrás de su trabajo un mosaico bien definido de conductas variopintas que responden 
a personalidades diferentes. Sobriedad, naturalidad y energía, que radican en una técnica bien 
asimilada, asentada en la palabra, porque en el teatro existe un lenguaje oral, aunque algunos 
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se empeñen en someterlo a unas acciones superficiales, empobrecedoras y aplaudidas por 
una cierta crítica que sólo ve en «las novedades» el objeto de su admiración. Palabras pro-
nunciadas sin el automatismo de la memorización; es decir, emitidas con intención e inflexión 
según su importancia. De la comprensión del significado arranca la transmisión de emociones, 
la cadencia del ritmo, la melodía armónica, la tonalidad que trasparenta los estados de ánimo 
de los personajes. 
Esta verdad en el decir obliga a una actitud de escucha en los personajes, que arrastra el 
interés del público. Palabras emitidas con un perfecto conocimiento y dominio del aparato fo-
nadar y de las técnicas de la voz: nadie chilla con estridencia, ni susurra sonidos inaudibles, pero 
las situaciones cumbre resuenan con potencia y las íntimas se proyectan en tonos más bajos 
pero claramente entendibles. Detrás de esta realidad existe una técnica de escuela que por 
desgracia en nuestro país, por motivos que serían largos de explicar, se ha perdido y que ahora 
algunas escuelas superiores de arte dramático se empeñan en recuperar, sin que esto signifique 
caminar hacia una dicción retórica e impostada, ya periclitada. 
Con este telón de fondo interpretativo, poco importa que William Houston (Coriolano) 
tenga difícil ganarse la vida en una pasarela de moda o en unos capítulos de televisión porque 
el actor carezca de un perfil de modelo; o que la escenografía no cupiera en el Teatro Albéniz 
de Madrid y tuvieran que ofrecer la propuesta escénica con un cierre neutro colocado en 
el foro y sin apenas objetos de utilería. Es evidente que esta circunstancia restó brillantez al 
montaje, pero lo esencial, los actores, se encontraban sobre el escenario. La tercera reflexión 
que propuso la Royal Shakespeare Company deriva del amor por su lengua y sus clásicos. 
Shakespeare, Marlowe,Jonson son autores queridos, admirados y estudiados, que no soportan 
los desdenes críticos como ocurre con nuestros antepasados (Calderón, Lope, Tirso, etc.). De 
este respeto arranca la proyección de la lengua y la cultura inglesa por todos los rincones del 
mundo. 
Declan Donnellan presentó con su compañía Jowl uno de los textos más complejos y menos 
rematados de Shakespeare, Cimbelino: una obra de madurez, escrita en 1609 poco representada 
en las últimas décadas por las dificultades que se encuentran para ensamblar temas e historias, 
que exige claridad de ideas en la propuesta dramatúrgica. Cimbelino parte de un matrimonio 
secreto entre Imagen, la hija del rey, y Póstumo. A partir de este enlace que contraría los planes 
de la segunda esposa del rey, porque confiaba en casar a su hijo con su hijastra para heredar y 
manipular el reino de una Britania en la época prerromana, se suceden las acciones, impulsadas 
por diferentes temas, no fáciles de abordar con unidad de estilo y sin que el espectador se 
pierda en detalles anecdóticos. 
En esta propuesta, se reconocen las intrigas y el afán de poder de la reina; las chanzas primero 
y los celos después de Póstumo, capaz de apostar la fidelidad de su mujer, con lachimo, lo que 
desemboca en divertidas situaciones cómicas; los juegos de las equivocaciones con personajes 
que no son lo que parecen; el cuento de hadas; o la vida salvaje de los hijos del rey que se creía 
muertos y aparecen en la mitad de la función, cuando Imagen, desesperada, se interna en el 
bosque; o la guerra entre los romanos a la conquista de Britania. 
La elección de un tema preponderante ante la variedad la resuelve Donnellan aligerando, 
sin excesivas supresiones, algunas escenas y respetando en su integridad el final en el que 
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Shakespeare revela identidades y anuda los cabos sueltos. El director quiere contar con todos 
sus flecos una historia, que él complica más, cuando dispone que el mismo actor (Tom Hiddles-
ton) interprete a Póstumo y a su opositor (Cloten, el hijo de la mujer de su padre). Consigue 
este propósito al marcar un ritmo endiablado a la acción dramática, con lo que consigue que la 
sucesión de episodios conformen un argumento que capta el interés del espectador sin darle 
tregua para que reflexione sobre la lógica de unas situaciones que alternan dos planos claramente 
diferenciados, el real y el fantástico, y distintas ubicaciones para las escenas (Roma, Britania, el 
bosque, etc.). Sin embargo la pasión por la historia no le impide el concurso de transiciones, 
eficaces para la justificación de los cambios de lugar o las trasformaciones en el proceder de los 
personajes principales. Junto a estas dos cualidades el director define con precisión los rasgos 
de los personajes y con este proceder el público sigue la historia con atención, se divierte en 
algunas escenas, se compadece en otras porque posee mayor información que los personajes, o 
se entretiene con los avatares cambiantes de la acción o las intrigas de juego de las identidades 
que sobrevuelan en Cimbelino. 
Una vez más se perciben algunas cualidades de la escuela de interpretación inglesa, en la 
que la palabra tira de la acción y donde la tonalidad y la acentuación matizan las intenciones 
y esbozan el diseño dramático. Con estas cualidades y el contenido del texto de Shakespeare 
juega Donnellan para mudar de lugar o concentrar la atención del espectador; para los cambios 
de roles en el caso de Hiddleston o para que los personajes salten de un plano a otro (de la 
realidad a la ficción) sin necesidad de una escenografía ilustrativa. Ésta, creada por su estrecho 
colaborador Nick Ormerod, se plantea con una esencialidad absoluta: escenario sin telones, 
limitado por las paredes de la chácena y de los hombros, algunas telas que bajan de las varas 
del telar en momentos singulares y algunos objetos de utilería para apuntar la acción en un lugar 
determinado o con la funcionalidad de un uso concreto por alguno de los actores en escenas 
precisas. La escenografía se acompaña de un inteligente diseño de luces de Judith Greenwood 
que esboza los espacios, acota el escenario, focal iza la atención del espectador sobre unos o 
varios actores, permitiendo las entradas y salidas de otros que llegan por sorpresa o se marchan 
sin notarse, o crea ambientes mágicos para las escenas que se desarrollan en una ambientación 
onírica, ayudado en algunos de estos casos con humo. 
Dos propuestas muy distintas por los títulos, la concepción de los espectáculos y la perso-
nalidad de ambos directores, pero que permitieron disfrutar de buen teatro, interpretado por 
excelentes actores y demostrando esa verdad teatral, muchas veces colocada entre paréntesis 
por los excesos tecnológicos: basta un buen texto, una dirección inteligente y unos buenos ac-
tores para que la comunicación entre escenario y sala se produzca, para que los espectadores 
gocen con el encanto de la representación teatral; o sea, con el teatro. 
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